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Entre las nubes como las caricias, delicada figura que se escabulle en una funda 
plástica, he aquí mi tesoro más valioso, está inerte y así, ha muerto todo cuanto amo. 
 





















Valentina de Luca y su conversación de una tarde de desnudos. 
Zunova, mixtura de fidelidad y ternura.  
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La construcción del objeto artístico como trabajo lúdico 




La construcción del objeto artístico como trabajo lúdico, tiene como objetivo comentar la 
interacción que existe entre el creador, la materia, la creación y el momento determinado de 
las acciones, planteándonos así la constante interrogante de, la creación de los objetos versus 
los criterios de ideales prefabricados por las élites del arte. 
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The construction work of the art object as playfull 
ABSTRACT 
 
The construction work of the art object as playfull, is to discuss the interaction between the 
creator, materials, creation and the specific time for actions, thus posing the constant 
question of the creation of objects versus criteria Prefabricated ideal art elites.  
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La aplicación de la creación plástica, es un espacio fértil e inagotable que la 
actualidad de la producción artística  ha negado y excluye constantemente, estos procesos 
en donde el disfrute técnico y sensorial han ido dando paso a los razonamientos 
conceptuales, de alguna manera provocaron un vacío en el creador que termina haciendo un 
efecto revote en el espectador.  
 
Lo superficial de las “políticas” de arte, su bajo nivel de comunicación del que tanto 
se han jactado y ese mismo sistema del cual sus propios fundadores huyen desaforadamente 
por  lo sobresaturado, razón por la que las producciones plásticas actuales pierden su 
esencia de satisfacción, olvidándonos lo rico de nuestra propia herencia y negándonos la 
capacidad de amplias posibilidades que no solo el material posee, sino del disfrute que 
puede conllevar su creación. 
 
La importancia de la construcción de objeto artístico, radica en la experiencia 
matriz, motora, de la cual el espectador no es participe, y en la que la relación entre materia 
y creador representa un esfuerzo, que no solo puede ser tomado literalmente de la 
etimología de la palabra trabajo, sino de sus derivaciones culturales que representarían más 
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una retribución por algo realizado, que una tortura  y por tal situación provocaría placer, en 
donde los objetos concebidos con un talento físico, intelectual y emocional tienen como 
remuneración  su proceso en sí, como un disfrute lúdico, en donde el juego no solo se 
muestra en la primicia de la inocencia ni de la belleza del concepto que manejamos de 
juego al relacionarlo con los niños, sino también en la posibilidad que este representa y el 
ganar tanto como el recurrente y cotidiano perder. 
 
Talvez el temor excesivo al fracaso que conlleva la aplicación del juego, ha 
provocado que el disfrute del mismo en sus diversas caras sea eliminado y los objetos sean 
concebidos como meros medios representacionales de una idea pre establecida, esto limita 
al contacto del ensueño que el creador dota a su propia obra, dando tan solo objetos 
infértiles, huecos y realmente muertos, pues la idea acorrala al creador y la misma minimiza 
la presencia de su materialidad, frenando así la personal perspectiva y las diversas 
sensibilidades ante los objetos. 
 
Los objetos que de alguna manera poseen un tratamiento sensorial por parte de sus 
creadores, ya sufrieron una reflexión intelectual, y por lo tanto no necesitan de las 
muletillas conceptuales que justifiquen en la mayoría de los casos las falencias técnicas o 
representacionales que no deberían poseer los objetos artísticos. 
 
El cambio que sufre la obra cuando se presenta al espectador y viceversa, puesto 
que aunque la obra no cambie físicamente la connotación interpretativa que el público le 
dé, puede mutar de forma radical la interpretación de futuras generaciones. De esta forma 
visualizo más de cerca el lazo permanente que existe entre  la creación y la perduración del 




En tanto el secreto no es develado sino saqueado, la materia y su forma se 
desintegra en el anonimato, siendo un cúmulo de sin sentidos, que no solo puede afectar a 
la obra en sí, sino al creador. 
  
 Ya que el creador no solo es el ideólogo, y que la materia no es solo un medio, hay 
una especie de contrato silencioso que permanece dentro de la compacta forma e 
historicidad de ambos, es un juego que se expresa desde el rigor de humanidad y las 
sensibilidades diversas, que se fueron entrelazando en el momento de construir los objetos, 





















HAY TODA CLASE DE JUEGOS 
 
1.1. De los juegos infantiles e inocentes. 
 
 Todo aquello que comienza como un campo de una experiencia sensitiva y física es 
el disfrute de las reacciones a un placer primario, de alguna manera la reacción que provoca 
la conciencia con nuestro entorno es la que promueve la mutación. Las sensaciones bases 
son  transformadas y manipuladas con el pasar de los años, esto no solo se refleja en nuestra 
manera de sociabilizar, sino en nuestra manera más intima del pensamiento, por tanto en 
cierta medida los choques con la conciencia pueden romper vínculos de por vida 
  
 El psicoanálisis defiende la teoría del origen del placer haciendo un reflejo en la 
sociedad, en donde lo que es displacer se forma en algo útil o productivo, porque el origen 




                                                             
  1 Principio del placer, principio de la realidad, Sigmund Freud. 
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 ¿Mas, será en realidad que el displacer es la verdadera razón para la creación?, 
parece que en sí, se han opuesto en total actitud el trabajo y el placer, puesto que 
culturalmente no son reconocidos como compatibles. ¿Y qué sucedería en el caso de que lo 
fueran? 
 
 1.1.1.  Acerca de los objetos de la niñez 
 
La construcción de los objetos lúdicos en la infancia, reflejan la unión casi 
inseparable que tienen estas dos contradictorias actitudes (trabajo y juego), haciendo 
referencia al instinto natural que tenemos las personas al buscar el placer, la creatividad en 
la que se desarrolla este periodo de creación de los objetos es parte de un proceso de 
aprendizaje en el cual está desarrollándose un trabajo, racional, emocional, espiritual, que 
no necesita de la aprobación de un conglomerado, sino, la misma que impone el material, 
en la manipulación en sí. 
 
Cuando un niño aprende a crear los primeros objetos de su recreación lúdica, por 
ejemplo: los helicópteros de papel
2
, este niño requiere de la aproximación con el material, 
su espacio y las limitaciones de ambas cosas, el nivel de dificultad o esfuerzo (trabajo), es 
remunerado con el disfrute que provoca la construcción de este objeto, la creación y  
aplicación del mismo en su rol de juego. 
 
Pretendo visibilizar que mucho de nuestro contacto básico con el juego, 
representación más cercana al placer inmediato de nuestra niñez, está atravesado 
fuertemente por un medio el cual hemos separado actualmente en las construcciones del los 
objetos artísticos, puntualmente el placer que puede producir el trabajo, esfuerzo tanto 
físico como intelectual que requieren los objetos. Dedicando espacios demasiado amplios a 
                                                             
  2 Anexos, juegos en papel (helicóptero), video. 
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reflexiones sin formas y a formas sin disfrute que tan solo llevan como objetivo principal el 
“idear” a la materia. 
 
Cuando hemos tomado la decisión de aplicar un juego en donde la creación del 
objeto es el medio fundamental, la teorización de este mismo se pierde y tan solo se refleja 
en la técnica para su construcción idónea, que puede ser la diferencia entre el disfrute o no, 
el placer o la frustración, ejemplo: la rana de origami
3
, en teoría ésta es una rana que debe 
saltar, pero no en todos los casos sucede, pues, depende de varios factores, entre estos el 
más frecuente, doblar mal; pero la frustración no se produce en el momento de la creación, 
puesto que esta creación tiene un objetivo y el disfrute que provoca tan solo es contradicho 
con la inaplicación del objeto, que por lo general es vuelto a construir hasta la aplicación 
correcta del objetivo del mismo, que en este caso es el que la rana salte. 
 
Ese esfuerzo no es medido económicamente, por esta razón no se le considera 
trabajo a la actividad de jugar, pero el trabajo está relacionado en esencia con la 
recompensa que se aplica a determinada labor (doblar el papel hasta conseguir lo anhelado), 
y en este caso esa recompensa es el disfrute del individuo que luego se puede o no 
transformar en un disfrute colectivo, dependiendo de diversos factores. 
  
¿En todos los casos las personas, los niños disfrutan  o disfrutaron de la 
construcción de estos objetos?, la conclusión puede ser premeditada, pero ¿es qué acaso 
alguien no sabe hacer un avión o barco de papel? ¿La tradición no se ha ido comunicando 
entre niños o adultos a niños?, ¿Por qué de manera inentendible aún a pesar del nintendo, 
internet, deportes extremos, etc., la mayoría de las personas saben hacer un avión de papel, 
la razón implica el contacto directo con la creación. 
 
                                                             
  3Anexos, juegos en papel, rana de origami, (video). 
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 Aunque culturalmente se nos ha enseñado que todo aquello que tiene un mayor 
grado de dificultad, es por ende más valioso, pero no solo no es aplicable en estos casos, 
porque a diferencia de las retribuciones materiales que pueden ser parte de las armas a nivel 
social, hacer un avión de papel aunque puede ser complicado en un principio es algo 
relativamente fácil una vez ya entendido el proceso de construcción del mismo. Entonces el 
juego se vuelve un rito, necesario, y parte de la animalidad que el mismo posee, puesto que 
el juego es anterior a la cultura y no solo las personas jugamos
4
, pero de alguna forma la 
cultura ha tomado toda este rito para encajarlo en algo más compacto y decodificable, de 
alguna manera también lo deforma constantemente. 
 
  1.1.2.  De los materiales 
 
 Hay dos patrones que las personas relacionamos al hablar de niños, el primero 
radica en la pureza, y el segundo en la inocencia. 
 
Esta pureza es el primer espacio donde los niños tienen un contacto primario con el 
descubrimiento de las cosas, en este caso nos enfocaremos en la forma. Y el estado de la 
inocencia, es el punto donde se enfrentan a utilizar ese descubrir anterior, de la manera que 
más les place. 
 
Sí la motricidad de los infantes no está totalmente desarrollada a partir de 
determinada edad,  también esta motricidad es parte inherente de su condición, 
proporcionándoles la libertad con la que pueden crear y disfrutar de la creación. 
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El juego no solo puede ser el fin, también puede ser el medio, que mantiene en 
abstracto la acción.  En las creaciones de barro
5
 que realizan los niños podemos observar la 
liberación que provoca la creación, ya que el placer también está relacionado con lo 
primario del ser y su condición de individuo, el esquema del placer se a visto también 
relacionado en aplicación de lo prohibido, es por eso que los niños acostumbrados 
comúnmente al ¡no te ensucies!, ¡ponte saco!, ¡no andes sin medias!, descubren un medio 
de apropiación en el objeto no solo en su fin, y el disfrute en lo textural de un material, el 
medio del ensuciarse y romper con la normativa, provoca un disfrute en el que los niños 
están más próximamente envueltos. 
 
 ¿Cuándo se rompe o limita este disfrute? 
 
El raciocinio de la cultura por lo general es representacional, la necesidad  de 
nombrar las cosas, los sentimientos, las actitudes es inherente a nuestra condición de seres 
humanos, y la educación aparte de la enseñanza tiene también la obligación de crear 
personas desarrollables y compatibles con estos patrones establecidos de la cultura, por tal 
motivo aunque inconsciente y ajeno del disfrute de los niños, los educadores implican 
tareas esquemáticas en los objetos artísticos, de alguna manera truncan el disfrute de la 
misma, puesto que la forma no debería ser impuesta sino descubierta. 
 
1.2. Juegos de estrategia, inocencia cero 
 
 Relacionamos la estrategia
6
 con la guerra, y aún es totalmente aplicable, ¿cómo  esta 
guerra de estrategia de alguna manera se ha involucrado en el arte? 
                                                             
  5 Anexos,  juegos en arcilla, creación libre (video). 




No solo es una postura personal, también es una visión circunstancial de los hechos 
acerca de las formas actuales de creación artística y los supuestos objetivos de las mismas. 
 
Parte de los procesos del arte en la actualidad, manejan un discurso posmoderno, 
este por su parte se ha promulgado el destructor de su predecesor la modernidad, la 
posmodernidad maneja varios criterios deconstructivos contra la modernidad entre estos el 
más fuerte vendrían a ser aquellos que promueven la muerte de los llamados “grandes 
relatos”, que serán suplantados por los la exaltación de los “pequeños relatos”, que a su vez 
serán reivindicaciones que no forman parte de los grandes acontecimientos  de la historia.  
 
Dentro de esta compleja observación, es exaltada las diversas y peculiares formas de 
visibilizar concebir, interpretar, sentir, etc., las obras de arte, por esta misma razón la 
materialidad de la obra que en la plástica vendría a ser un “gran relato” es suplantada por 
¨los pequeños relatos”, que promoverían varias opciones creacionales, limitando la 
concepción de la creación de los objetos artísticos, y por ende la capacidad comunicacional 
de los mismos. 
 
De tal forma la construcción de los objetos, es reemplazada por el discurso que 
conlleva, en tanto, que se puede suprimir la construcción de los objetos artísticos, mientras 
la materialidad no.  No se necesita un discurso directo de desmaterialización del arte, aún 
así la forma incólume con la que se hace  mucha obra plástica en la actualidad lleva un 
discurso pre establecido parte de la posmodernidad en donde el discurso está vigente como 
un fin que domina la materia.  
 
Hay dos factores fundamentales, primero la condición física e inescapable a la que 
nos regimos como materia que somos, y la segunda, la economía y las manipulaciones que 
se desenvuelven detrás de ella. 
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Aunque los discursos fueron aplicables y lo siguen siendo en teoría, la economía y 
las políticas de consumo nos demuestran todo lo contrario, las corrientes que han servido 
como parte del pensamiento actual sobre el arte, comenzando por el pop, fluxus, minimal, 
povera, conceptualismo, etc., fueron aplicables en una época en donde los cambios se 
requerían como una necesidad imperiosa del artista.  
 
Lo común que tienen por lo general estas corrientes es quitar al arte del servicio de 
la élite, pero el problema fue que la economía único fin que decreta en el mundo lo que es y 
lo que no, se apropió de un sentir que hoy es más elitista que el de antes. 
 
Los juegos de estrategia son más complejos de lo que se presume, y de alguna 
manera hay que entender que desde el punto objetivo de las necesidades de los grandes 
capitales  todo aquello que visibilice su poderío sea  como sea, es un medio publicitario, de 
tal forma que el arte se ha convertido  para el espectador en un fin sin fundamento, y 
abarrotado de contenido. 
 
 ¿Cuál es el fin de los artistas? 
 
Parte de la conceptualización de los objetos tiene que ver mucho con la 
popularización y difusión del arte, sin la adquisición matérica como fin supuesto por parte 
de un espectador. Los objetos que están sirviendo de medio de expresión de las ideas no 
son el fin, sino medios para la idea que es supuestamente la base. 
 
La mayoría de los medios creacionales de la actualidad están relacionados con dos 
formas muy recurrentes para la construcción del arte,  las demostraciones de las 
problemáticas actuales (ecología, guerras, etc.) y la libertad (diferencias culturales, 
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reflexiones de género, posturas políticas, etc.). Pero ¿qué tan coherentes son según los 
discursos que manejan? y ¿qué hay detrás de todo este espectáculo derrochador de 
conceptos e ideas? 
 
Los propósitos han sido con el  pasar de los tiempos totalmente tergiversados y 
manipulados por los mismos medios como el capital, que fueron aquellos a los que 
criticaban, tanto así que el sistema demuestra que absorbe todo cuanto puede utilizar para 
su propio beneficio.  
 
Recordaba la obra muy especial de Giuseppe Penone, donde el arte povera utiliza 
medios que comúnmente son considerados pobres para realizar obras que visibilicen la 
pobreza no del arte sino del medio que lo crea, su pobreza vital, espiritual, etc. Los 
discursos son entendibles, muy coherentes, pero ¿parte de visibilizar la basura es crear más 
basura? El arte povera en especial demuestra en teoría lo que es la sociedad de consumo, 
pero se vale del consumo para su creación y de la misma forma provoca desecho, de la 
misma manera del punto al que criticaba o al que se oponía. De los árboles tallados con 
árboles dentro de Penone, hablamos de la vida y del proceso de la misma exaltándola, pero 
¿cortamos árboles exclusivamente en honor a la defensa del contacto que tienen las 
personas con la naturaleza?  
 
Los discursos solo se quedan en discursos. La discusión no radica en si cortar o no 
el árbol, la cosa extrañamente es más compleja que un juicio de valores ecológicos, con 
esto quiero exponer que el artista es participe muchas más veces del problema que 
visibiliza, que de las soluciones. 
 
En el caso del pop art, tenemos a un representante carismático principal que es 
Andy Warhol, el mismo afirmaba con una de sus frases celebres que “todo el mundo 
13 
 
debería tener derecho a 15 minutos de gloria”, como una forma de exaltar a la nueva y 
creciente sociedad de consumo estadounidense, popularizando al arte al elevar al vulgo y 
vulgarizar la élite. 
 
De esta forma la popularización del arte, limitó al arte a un simple medio 
publicitario, y para la cual su objetivo de intima relación entre las masas y arte se pierde, 
para ser deformado por los interesases de los grandes capitales, como siempre a sucedido. 
La popularización del arte mediante iconos de consumo masivo, no son una exaltación a las 
masas, sino a los productos de que las masas consumen, y una publicidad constante a las 
mismas, que no invitan a la reflexión de las masas en ningún criterio, ni negativo ni 
positivo, sino que es una invitación directa al consumo irreflexivo.  
 
El 75% de los ingresos de compañías como Mac Donald
7
, van enfocados en gastos 
de publicidad directa hacia el consumidor, que promueven a intereses privados como un 
bien de consumo popular, con el fin de establecer a compañías privadas como parte de la 
cultura de ciertas regiones, haciendo a estas culturas vulnerables con discursos como los de 
la libertad de mercado y consumo.  
 
La sociedad norteamericana es la sociedad de consumo por excelencia, varios de los 
aletargamientos de estabilidad económica, llevaron al colectivo un supuesto criterio de 
bienestar, la sobre saturación de este criterio, llevó a entender el bien común como un 
negocio privado, así para el mandato de Ronald Reagan se comenzaron a sentir las primeras 
molestias de la gran depresión económica, que rigen hasta la actualidad, de alguna manera 
esto no solo se debe a los intereses macabros que tiene los propietarios de la banca 
norteamericana, sino a que utilizan el mejor de los recursos, que es la publicidad. 
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La colectiva imaginación de que los medios del enriquecimiento generalizado en los 
Estados Unidos, llevó a que la población sea la propia portavoz de estos excesos, tomando 
en cuenta que supuestamente el bienestar en esta sociedad de consumo era generalizado. 
Los conceptos de colectividad del arte de masas, no eran el de “arte para todos”, si no 
utilizar los medios que se usaban masivamente y ponerlos en la categoría de arte “sopas 
Campbell” y la sobre valoración a las cotidianeidades, no solo un acto ligero de las 
culturas, sino como un complejo medio del cual el sistema ya establecido tomó partida. 
 
Para la década de los 70  en Estados Unidos las políticas de estado comenzaron a ser 
políticas económicas, muchas de estas radicales, y parte de los discursos tanto de mercado y 
bien común, tan solo fueron máscaras para las verdaderas formas en las que se comienza a 
manejar a este país, que vendría a ser como una súper corporación privada, este 
pensamiento  sigue vigente en la actualidad, la publicidad limita los campos reflexivos, y la 
sobresatura de ofertas, reduce los accesos a las reales posibilidades que las personas tienen, 
por ejemplo, un norteamericano a estudiar en la universidad sin quedarse endeudado de por 
vida, o un agricultor a escoger un mercado que no esté manipulado por las grandes 
empresas, las mismas que convierten la materia prima, en diversos derivados de precios 
excesivos para los mismos agricultores. 
 
Aun así la idea de bienestar los “La libertad de mercado” los vuelve dependientes de 
los grandes capitales, que a su vez venden ideas de prosperidad, pues así la gente tiene 
contantemente el erróneo pensamiento de progreso. 
 
Después de los pensamientos liberales encabezados por los discurso hippie, rock, 
folk, etc. Y con la muerte de sus líderes carismáticos, parte de todos los sentimientos de 
amor, paz ecológicos, e igualdad se ven sin un espacio en el que se podían desarrollar con 
gran fuerza, es así que todos estos jóvenes y no tan jóvenes, pasan a ser la fuerza de trabajo, 




Todo este discurso de las necesidades sobre saturadas y las culturas de consumo, 
han sido pre concebidas por los grandes capitales, en donde una sopa Campbell en bastidor 
se transforma no solo en un discurso estético, sino social. Estas imágenes en concepción 
huecas, pero que conllevan significados sociales fuertes y banderas que delimitan épocas, 
no son más que medios del cual el poder se apropia, y que aún a pesar de la crisis bancaria 
en países como Estados Unidos, son tomadas como grandes adormecedores colectivos 
acerca de la realidad generalizada y la mínimas posibilidades que un ciudadano 
estadounidense tiene para las cosas más básicas como vivienda y educación. 
  
Las sociedades de consumo, no tienen historia, no tienen referentes, son producto 
del sistema y de sus grandes capitales, el pop no solo que no permitió popularizar el arte, 
sino que alimentaba con sus prematuras ideas y formas, la actual contaminación visual de 
los medios publicitarios, la inconsciencia y manipulación que promueven los grandes 
mercados hacia las personas y la falsa idea de libertad que es aquella que lleva a la mayoría 
de los norteamericanos a vivir en una esperanza constante de bienestar, mientras cada dos 




1.2.1.  Del escape del elitismo al meta-elitismo 
 
El conceptualismo, en donde se desacredita la materia (no por su condición material, 
sino por la idea permanente de que esta, tan solo representa un vehículo para otra reflexión) 
y se engrandece al concepto, fuente creadora de todas las ideas del arte actual.  
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La ironía del asunto radica en los fines que se manejan por debajo de la mesa, muy 
parecida  a la incómoda situación de Jackson Pollock, donde el artista no solo es parte de 
los fines de un sistema del cual quiere escapar, sino que más tarde termina sirviendo a fines 
del mismo sistema que repudió. 
 
Parece inexplicable porque a pesar de todo lo inaplicable que es el arte conceptual 
para el público, éste sigue en países como el nuestro en plena “moda”. Diré moda, porque 
los sistemas fundamentalistas en los que se nos está acorralando a vivir son una realidad 
que el posmodernismo no puede evitar, los acontecimientos no se componen de los 
pequeños relatos
9
, aunque se consoliden como parte organizada del sistema.  
 
El legitimar toda  acción o discurso como arte dependiendo del concepto que se 
maneje, es parte de las circunstancias que ponen a pensar que cualquier cosa es arte, y que 
cualquiera puede ser artista.  
 
Esta idea de libertad no solo se refleja en el mundo del arte sino en cualquier medio, 
hoy en día se maneja la supuesta idea, de que tenemos la  oportunidad de ser cualquier cosa 
que deseemos ser, y por la misma razón la búsqueda imperiosa de los seres humanos se 
vuelve vacía, publicitaria e irreflexiva.  
 
En el caso en donde el conceptualismo ha manejado la supuesta develación de 
problemáticas (sociales, culturales, de género, ecológicas, políticas, etc.) es donde más ha 
inquirido en ellos, prostituyendo las problemáticas sociales sin un verdadero aporte que tan 
solo acredita a la vana gloria de cierta élite intelectual. 
 
 
                                                             








1.2.2.  De los meta-lenguajes 
 
Sí el fin de alguna manera es que la idea venza al objeto, la idea por sí sola no es un 
metalenguaje con la capacidad comunicacional que se le quiere dar, razón por la cual el 
rechazo y la incomunicación es aquello que recibe el espectador. ¿Qué sucede cuando el 
criterio es el de incomunicar? Fin logrado ¿y? necesariamente ¿eso es arte por cumplir un 
fin? O en realidad hay una necesidad más oculta, ¿cómo el de la provocación?, en el arte 
conceptual todo es válido, no hay parámetros, ni un fin concreto, no hay fracaso. 
 
Es como el capital, pero en el arte… y el verdadero propósito en realidad nunca fue 
deslegitimar la construcción del objeto artístico para abolir así las élites, sino legitimar 
nuevas élites, que compongan un nuevo súper estatus en donde el artista esté inmiscuido en 
sí mismo para justificar sus propias creaciones que son producto de la polémica conceptual, 
más que de la aplicación de los conceptos.  
 
1.3.  Ruleta rusa, el arte como un juego en donde se puede perder la 
vida. 
 
Talvez y la posición a nivel social del creador artístico  no es solo muy diferente que 
las demás, sino que hasta se la podría ver como privilegiada, es decir, culturalmente se 
conoce a los artistas como personas sensibles, diferentes, “locas”, especiales, etc. Claro 
está, que muchas de aquellas descripciones son parte de un prejuicio social, otras son parte 
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de una farándula mediática del arte y otras corresponden a los casos excepcionales de la 
historia. 
 
De los  primeros dos casos, diré que de alguna manera son producto de un 
globalizador de ideas por parte de los medios comunicacionales de todas las épocas, tanto 
de aquellos que sufren del prejuicio sin merecerlo (ni para bien, ni para mal) y aquellos que 
hacen de todo por llegar a ser “show mans”  del  arte.  
 
El caso de los terceros, los excepcionales, de aquellos es de los que quisiera 
comentar su vida, que se transforma no solo en una manera de producción de arte, sino 
también en una forma de vivir el arte. 
 
¿Qué es vivir el arte? al igual que todos los procesos del desenvolvimiento humano, 
el arte tiene  un comienzo, pero no necesariamente un fin, es aquello que sobre pasa el 
límite de la muerte lo que de alguna manera hace del arte un oficio tan interesante, esta 
búsqueda de la inmortalidad es un constante en las sociedades desde épocas milenarias y su 
búsqueda ha sido siempre anhelada. Hasta hoy en día muy a pesar de que sabemos de la 
fragilidad de la existencia, tenemos los discursos religiosos que nos han impartido de 
alguna manera la eternidad después de la muerte. 
 
  Vivir el arte vendría a ser un proceso de inmortalidad, pero la inmortalidad no puede 
ser para todos, este espacio limitado metafísico tan solo les pertenece a aquellos que de 
alguna manera lo buscan. 
 
 ¿Cuál es la diferencia entre todos los inmortales? Considero que es el precio a 
pagar por esta inmortalidad, y de alguna manera, siempre hay novedades que pueden ser 
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registradas en la historia, y de ahí aquellos que demuestran ser los primeros haciendo algo 
(no necesariamente y casi nunca lo son), pero ese no es un precio real, porque la historia 
necesita  alimentarse de hechos fuertes y caóticos que puedan contribuir sus discursos 
globalizantes, eso sucede hasta la actualidad, y de cualquier forma están registrados en la 
historia. Pues bien, hay varios inmortales, y su precio hacia la inmortalidad es diferente, ¿en 
qué mismo es que se diferencian? 
 
  Todo esto que la posmodernidad llama “los pequeños relatos” existió desde 
siempre, la razón para el ocultamiento de los mismos, no se da por desconocimiento de su 
existencia, sino porque los “pequeños relatos” se nutrían del debelar, y sus diferentes 
caminos para llegar al mismo, cosa extraña en el arte actual, porque el debelar es casi 
inexistente, ya que lo que ocurre es que las demostraciones ganan a las sensaciones y la 
lógica domina a la obra, no solo en la interpretación de la misma desde los personajes 
externos, sino que también está demasiado presente en la creación.  
 
De tal forma muchos de los artistas de este grupo de los excepcionales son aquellos 
que pagaron  por el secreto en su obra y su gran sensibilidad que llevó al contacto ideal 
entre la creación y el creador, entre el secreto y el contacto con lo divino, casi intocable por 
los hombres porque a diferencia de muchos, sus necesidades iban alejadas de las glorias 




 “Descubrí a Amedeo en una canción, abrumada entre el licor y un humeante 
cigarrillo, mi voz se cuartea cuando entono la última palabra de la misma, como el abismo 
                                                             
  10 Anexos,  canción compuesta y escrita por Andrés Espín e interpretada por Ana Tijeras. 
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y la muerte. Dentro de mi ombligo crece una canción, en la que te acojo, como el beso que 
jamás le di a Dedo” 
 Ana. 
 
 A mí me gusta hablar de Amedeo como un amigo, un maestro y como un amante. 
Un ser amable y desbordante, fue talvez su llamativo talento para vivir lo que me hizo 
apreciarlo y respetarlo. Era su esencia que se reflejó desde su  concepción y el misterioso 
mundo que representa la pobreza económica en la que se mantuvo en la mayoría de sus 
cortos 35 años. De tal forma cultivó una riqueza espiritual tan grande que se dice que: 
“Nunca retocaba sus cuadros, pero los que posaron para él decían que era como si hubiesen 
desnudado su alma.”11. 
 
 Parte de ese amor hacia lo desconocido le llevó a ser un eterno buscador, entre el 
límite exacto de hacer lo que uno desea y lo que se le escapa de las manos, aquello que nos 
es tan grande, que se transforma en incapturable. 
 
 De un talento femenino desbordante, una mezcla en donde el secreto se vuelve el 
color manteniendo algo oculto que se entrega sin medida a quien lo busca, como 
sacralizando los misterios sin esconderlos, dejando espacio al momento de la creación. 
Ambiguo, de pensamientos delicados en donde la conciencia tímida y dulce, pudo acoger 
también a un triste  y violento pintor derrotado.  
 
 La vida de Amedeo no solo es parte de la poesía de su época, marcada por la 
bohemia y el talento, sino la conciencia de la misma y de este esforzadísimo, y sobre 
natural trabajo que es el arte, la dedicación espiritual y las muchas obras que reflejan su 
gran entrega, precio muy alto a pagar para una persona de tan deteriorada salud e 
                                                             
  11 Wikipedia, Amedeo Modigliani. 
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inacabables problemas económicos, los mismos que no solo lo llevaron a un conflicto 
superfluo, sino que le mostraron un camino muy apartado de la miseria que representaba 
para Amedeo el reconocimiento de las élites, obligándolo a reconocer la belleza de los 
marginados, de los diferentes y a entender al mundo en sus particulares con el don de verse 
reflejado en toda la inmundicia que lo rodeaba, pero con el amor injuzgable del espectador 
del mundo que fue.  
 
 Amadeo se decía a sí mismo ser más un escultor, pero la tifoidea no pensaba igual 
que Modi, y de alguna forma fue mediante la pintura que consiguió su más adorable tesoro, 
capturar la mirada de Jeanne, pues el amor que profesaba al mundo solo podía caber en los 
ojos de su compañera. Solo quien ama de verdad, es merecedor de ser correspondido con el 
mismo privilegio, así murió románticamente, tal como vivió. 
 
 A mí me gusta hablar de Amedeo.  
 
 1.3.2. Vincent Van Gogh12 
 
 De Vincent se ha dicho tanto, ¿será que la locura fue la fuerza motora de su 
pintura?, según José Miguel Tola, sí
13
 y ¿acaso era un “teórico del color”? como afirma 
Georges Roque
14
, en mi particular considero que ninguna de las dos teorías puede ser muy 
descabelladas, según Roque parte de su manera de pintar se debe a varios artículos que 
Vincent leyó acerca de la pintura cromáticamente compuesta por Delacroix, de ahí en 
adelante este se convertirá en una figura a seguir para Vincent, razón por la cual, escribiría 
                                                             
  12 Anexos, canción compuesta y escrita por Christian  Molina e interpretada por Ana Tijeras. 
  13 (V. Van Gogh, cartas desde la locura, prologo de J. M., p.8).  
14 GEORGES ROQUE centre national de la recherche scientifique, instituto de investigaciones estéticas, 





 sobre Delacroix, comentándole el sistema de complementarios que Blanc describía 
que usaba el pintor. 
 
 Por otro lado tenemos una vida tormentosa envuelta entre la herencia religiosa 
familiar y el desate emocional, que le llevó a vivir bajo la sombra protectora de su hermano 
menor. Tras las desilusiones amorosas termina recogiendo a  Clarisa María Hoornik (Sien) 
una prostituta alcohólica, sifilítica, embarazada y que ya tenía una hija pequeña, la misma 
que termina abandonándolo por razones económicas. 
 
 ¿Qué tan probable podría ser que esa búsqueda del color delirante, más sus 
frustraciones emocionales y la sífilis provocaran en él una razón tan fuerte para su creación 
pictórica tomada como patológica para algunos investigadores? 
 
No es tan fácil determinar hasta que punto, está aquel Vincent teórico del color del 
que nos habla Roque, y esa misma búsqueda parte que también podría tomar en una de sus 
fuertes pasiones, para más tarde convertirlas en sus obsesiones delirantes, teoría de una 
esquizofrenia según Tola. Con esto quiero decir que parte de su búsqueda hacia el color 
probablemente también lo fascinó hasta la locura. 
 
La vida de Vincent fue marcada por una personalidad tímida y delicada, de aquello 
que su hermana le dijera una día: <<la piedad te ha vuelto idiota>>
16
  Paul Signac escribió: 
<<nunca me dio la impresión de que fuera un demente. Aunque casi no comía, lo que bebía 
era siempre excesivo. Cuando regresaba, después de pasar el día entero bajo el sol 
abrasador, con un calor tórrido, ya que no tenía un verdadero hogar en el pueblo, solía 
tomar asiento en la terraza de un café, y las absentas y los brandys se sucedían rápidamente. 
                                                             
  15 Hermano menor de Vincent. 
  16 Grandes maestros de la pintura editorial sol 90, S.L. Barcelona (España), pp16. 
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¿Cómo sería posible resistir? Casi no comía. Era el encanto personificado. Amaba la vida 




Vincent fue una persona frágil y entregada, pues el mundo lo conmovía, su pasión 
por todo aquello que le rodeaba puesto que su mundo, el interno, estaba lleno de amor. No 
solo  buscó la forma de expresar mediante la pintura y su estudio, sino que la vida misma 
del pintor fue una muestra de austeridad y sencillez, más allá de la destrucción que la sífilis 
provoca al sistema nervioso, sus reflexiones, emociones y deseos más íntimos se 
desbordaban, aquellos que le envolvieron en una obsesión insaciable, acogiéndolo en la 
misma locura, para él la del arte. 
 
Así podría nombrar a muchos más artistas, algunos que quedaron en el anonimato, 
es el caso de estos dos personajes unos de los más atrayentes para mí, y no radica en la 
novedosa e indiscutible talentosa forma de pintar, sino en un desate mudo de entrega al 
arte, la extraña convicción que los llevó a un fracaso físico que nos les permitió continuar 







                                                             











2.1. El contacto creador, materia. 
 
“La materia es el germen de la forma, la forma en potencia, por su parte, la forma, o 
mejor la unidad de la forma y de la materia que constituyen el individuo, es la materia en 
acto”18 
 
 De alguna manera la materia no solo es un espacio en donde se aplican las ideas, la 
materia en sí, tiene un lenguaje que se expresa, pero tomando en cuenta que no lo hace por 
sí solo, aunque las genialidades no cabrían en este caso,  la presencia de aquel que la altera 
hace la diferencia.  
 
                                                             
  18 Aristóteles, Física, III, I ss. 
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En el caso del arte es importante tomar en cuenta no solo la intencionalidad de los 
conceptos, puesto que el valor de la materia no solo es estético por sus formas, texturas o 
colores, sino que también provoca un diferente concepto de construcción de la misma por la 
dificultad del trabajo de algunos materiales o la sencillez de otros tantos. 
 
Tanto como de la sencillez, como de la dificultad de la utilización de diversos 
materiales, se crean los variados modos de la concepción del mismo, las justificaciones o 
los silencios que los creadores den a su obra. 
 
En la última mitad del siglo XX el criterio de concepción de la obra de arte ha 
cambiado de radical forma y parte de los objetos se han convertido tan solo en soporte 
matérico, dando paso a los objetos pre fabricados en muchos de los casos, y la 
industrialización del arte. 
 
Entonces se produce la desnaturalización del arte, tanto pasa con el arte como con la 
sociedad en general, mas no se trata en sí de un rechazo absurdo a las nuevas tecnologías, 
sino a la desintegración que existe en el momento concreto de la construcción de la obra, 
entonces la obra ¿no le pertenece a nadie y no está destinada a nadie tampoco?, o 
¿pertenece a un mundo de anónimos a los que les fue arrebatado un objeto, para dársela a 
otro mundo de anónimos? ¿El “artista” es tan solo un mediador superfluo? 
 
Los obra artística a diferencia de los bombardones televisivos, noticieros, etc. 
Tienen una finalidad más que un fin,  que no es superfluo e invita a la reflexión constante 





El tratamiento directo con el material no solo permite al creador manipular a su 
antojo la idea en la materia, le permite descubrir también las limitaciones de las mismas, y 
también construir desde el material las ideas artísticas, así también el material aporta o 
desacredita, y el contacto que se puede tener con la elaboración de los objetos es muy 
diferente a la que tienen los objetos pre fabricados, parte de no involucrarse con la 
construcción de los objetos artísticos en la actualidad, es un criterio tanto en lo 
experimental, como de este problema social que se han vuelto las súper industrias de 
exponer cómodamente la adquisición de toda clase de productos con la idea de bienestar, 
así también el arte se rige a la economía que lo sostiene o auspicia. 
 
El arte al desnaturalizarse, al alejarse de la mano y su creación humana, provoca que 
el contenido del mismo se vuelva atemporal pero no para la eternidad, sino para lo 
mediático y que se consuma en su propia construcción mucho antes de la aplicación misma, 
esta forma de concebir obra provoca que el artista sea un descubridor constante, en donde 
se explotan los discursos hasta dejarlos vacíos. 
 
 “el arte contemporáneo se aniquila por sí mismo”19 
 
En tanto la manipulación de los materiales da una sensibilidad al artista, en donde 
pueden aflorar otra clase de discursos que se han ido perdiendo con los años, y que de 
alguna forma invitan a promover retos en la creación contemporánea, y también en la 
búsqueda de estos mismo lenguajes, encontrar la tan anhelada diferenciación que 
deberíamos tener los continentes, de cosmovisiones occidentales que siempre han 
controlado nuestra forma de construcción y no solo de aplicación como se cree. Pues parte 
del dominio de occidente nos hace alejarnos de nuestras formas más ancestrales de 
creación, presionando a demostrar un criterio racional acerca de la construcción de los 
objetos y a hacer una diferencia marcada entre lo artesanal y lo artístico. ¿Y lo salvaje de 
                                                             
   19 A. Althofer, II restauro delle opera d ‘ arte modern e contemporanee, Nardini, Florecia,1991. 
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nuestras culturas? todo aquello que es considerado salvaje para occidente, que de alguna 
manera no es más que otra forma de pensamiento que no necesariamente está ligada al 
raciocinio occidental ni a las descripciones tasitas de un conglomerado de situaciones, 
emociones, procesos, etc. Como en el caso del arte. 
 
El raciocinio occidental limita la feminidad del arte y desacredita los diversos 
lenguajes que existen detrás de la concepción de una obra, todo aquello sensorial como 
ancestral se ve opacado por un discurso pre y pos creación que limita tanto al creador como 
al espectador y los lenguajes que fueron destinados con un fin se mutan al mezclarlos con 
otros opuestos a su naturaleza, el mensaje termina por distorsionarse y perderse. 
 
2.2. El objeto liberado 
 
Parte de la liberación del objeto es la etapa en la que el objeto muta, pero no solo 
por razones de las que el creador es el culpable, sino por razones del material, se podría 
decir de tal manera que la obra adquiere una incertidumbre propia y autónoma. Hay toda 
clase de movimientos, muchas de las obras estáticas tuvieron más movimiento del que 
podemos imaginarnos, es la constante lucha entre los objetos y su creador. 
 
Hay toda clase de circunstancias que pueden hacer que un objeto mute, eso es lo 
curioso de este caso y es que no dependen de la experiencia del autor, siempre habrán cosas 
que se nos escaparán de las manos en cuanto se trata a materiales, parte de esto que muchos 
lo interpretan como los problemas de los materiales, pueden ser un riquísimo campo de  




Hablaré de casos que como escultora tengo a la mano y también de los objetos 
cerámicos con los que últimamente he tenido más contacto y que he visto en los 
compañeros de aquella especialidad. 
 
En el caso de la cerámica parte de algo que a mí me parece curioso aunque de 
carácter muy físico, es la reducción de las piezas que salen del horno, el agua que las 
mismas contienen aún al llevarlas al grado de cocción desaparece, provocando el 
encogimiento de la misma, adicional del cambio de color y no solo del material cerámico 
en sí, todos los colores que se le aplican a la pieza mutarán su color dependiendo de la 
temperatura del horno, pero ninguno queda de igual color que antes de cocer la cerámica, 
otro factor muy interesante es cuando las obras cerámicas explotan, ya sea por la excesiva y 
prematura humedad del material para meterlo en el horno o por una burbuja de aire 
invisible para el ceramista que manipula la pieza. 
 
 Entonces al salir la pieza existen tres opciones, la más extraña es que el ceramista 
decida que esa obra ya no tiene un carácter útil y vuelva a repetirla, la otra que es la más 
común, que es aquella en la que se trata de remendar la obra con sistemas adicionales a el 
material cerámico, pero que pueden aparentar que ahí nunca paso nada y la mejor de todas 
a mi parecer y que no es la más popular, es aquella que aprovecha el “desastre” , lo exalta 
dándole un espacio, que en muchos casos se vuelve protagónico, dotando a la obra de un 
significado más amplio.  
 
En  la piedra, puntualmente del mármol, diré que en el caso del Ecuador, no existe 
una explotación del mismo con fines ni artísticos ni artesanales, lo máximo a lo que se 
puede llegar es a fines de decoración arquitectónica, por eso es demasiado complicado 
conseguir un mármol que no esté trisado, (tomando en cuenta que adicional a esta situación, 
la caliza que poseemos en nuestro país aún no es lo suficiente evolucionada como para 
llamarla mármol) con esto no solo la calidad de la obra baja de categoría como escultura en 
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mármol, sino que limita mucho a la creación porque el mármol al ser extraído mediante la 
dinamización de las canteras, lo que produce es que sus cristales internos se rompan 
haciéndola frágil en el momento de concebir obras con demasiadas extensiones o 
concavidades diferentes. Además muy delicadas a los golpes de los combos y a la vibración 
de las maquinas amoladoras. En estos casos cuando una parte se nos triza también tenemos 
la opción de hacerla de nuevo, pero cuando la obra está en un proceso de culminación no 
resulta en realidad ser una opción, podemos pegarla con la brujita y polvo de mármol, 
podemos pulir en el caso de que el pedazo perdido no sea muy amplio y podemos cambiar 
el discurso con textura por medio de una buzarda. 
 
Hay muchos casos más, como los ojos de los tablones de las maderas que nos sirven 
de ensambles, los pedazos de podredumbre interna que forman burbujas de polvo de la 
andesita, la forma de podrirse el yeso y jamás fraguar por problemas climáticos como de 
humedad del material, etc. 
 
En este momento el material que ya es parte de un objeto en proceso se libera, 
obliga de forma alguna al creador a sujetarse a sus necesidades y comprometerse de manera 
extensa con el salvaje mundo de lo desconocido de los mismos, también quiero decir con 
esto que a los materiales que me refiero son a los de naturaleza compatible con los seres 
humanos, es decir presumibles mas no legibles a totalidad, porque en el caso de los 
polímeros plásticos o las aleaciones metálicas, más tendría que ver con una falla humana de 
manipulación de los materiales en sí, más que con el lenguaje de los mismos. 
 
 En tanto jugar con el material no encamina a la obra hacia la mediocridad, pues es 
una oportunidad de relacionarse con el factor sorpresa que el material brinda, y la 




2.3. El objeto y el mundo 
 
Hay claras cosas que pasan en la culminación de los objetos artísticos, muchas de 
estas son roles importantes o decisivos en la obra y la comunicación de la misma. Pero el 
objeto culminado a diferencia del acto creador radica en la develación del mismo, si los 
factores no son tomados en cuenta, la obra puede cambiar parcial o radicalmente cuando el 
exterior “mundo” los acoge.  
 
Hay toda clase de factores, algunos que se dan por los contextos expositivos, me 
refiero a cuando los espacios en donde se muestran toman parte de los discursos del objeto, 
y afectan de maneras diversas el sentido, este sería el caso de las obras de carácter público, 
que se ven afectadas por el espacio en el que son colocadas y por la futura mutación del 
mismo que las envuelve. 
 
Otro caso que se da muy comúnmente en los objetos que son prehistóricos, es que 
están sujetos a la investigación rigurosa de sus contextos culturales, y por eso no se aplica 
un criterio subjetivo emocional como parte de una verdad, sino más bien como una posible 
hipótesis, pero muy a pesar de todo se las ha considerado arte, tomando en cuenta que esta 
definición de arte es una descripción de nuestra cultura actual, ya que las mismas culturas 
creadoras de los objetos, muy probablemente tendrían otras visiones más amplias o simples 
de los objetos que nosotros hoy en día consideramos arte prehistórico. 
 
Hay otro factor que es referente a los contextos en que los objetos se desarrollaron, 
en el caso específico de aquellas obras que tenían por objetivo dar un lenguaje directo o 
publicitario, es el caso de las obras que se hacían por recado con motivos de expresión de 
poder burgués, siendo estas obras aquellas en las que se retrataba a familias poderosas en 
escenas que compartían con la Virgen María o con Jesucristo, dando no solo un mensaje de 
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falsa bondad y piedad, sino mostrando el poder que las mismas ejercían por un supuesto 
“mandato divino”. 
 
Con el mismo criterio de imposición que en el caso anterior, están las obras que se 
desarrollan para las publicidades políticas, que generalmente fueron utilizadas por los 
regímenes totalitarios al necesitar determinada una actitud masificadora y una imagen a 
seguir, carente de subjetividades.  Los artistas por su parte, serán en muchos casos 
promotores entregados a las ideas políticas que representan y en otros casos perseguidos y 
denunciados por no participar de maneras activa  de las políticas de su tiempo. 
 
2.3.1.  De las objetos y su materialidad 
 
Este es un caso peculiar, porque como todo aquello que pertenece al campo de la                  
materialidad tiene un final seguro, sea este por falta de precaución del creador  o el 
contexto, no hablaré de las obras que aunque siendo objetos, son parte del criterio de la 
fugacidad en cuanto se tiene que determinar a materiales, porque en tal caso estas obras 
vendrían a ser de carácter conceptual en donde la materialidad del objeto sirve tan solo a un 
fin determinado que es la idea y no a los patrones que se aplicarían al objeto como la 
finalidad de la obra. 
 
Los objetos que son concebidos para la conservación, pensando en la inmortalidad 
del autor a través de su obra, de estas obras se puede decir que en el momento de 
enfrentarse con el mundo puede tener varias posibilidades y entre ellas las más penosas es 
que se deterioren. En el caso de la experimentación que no necesariamente tiene que ser 
visualizado como una necesidad fugaz del autor por plasmar la novedad, sino más bien con 
la idea de dotar a sus objetos varios lenguajes a través del material, pero puede ser un arma 
de doble filo, cuando el material no cumple con la necesidad perdurable que el autor quiere 
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darle a su obra. En honor a este criterio de conservación, se da la restauración, pero a pesar 
de todo el buen interés que se le ponga al querer rescatar una obra de la mortalidad se 
piensa también que el carácter áurico de la misma, pierde valor al enfrentarse a una 
restauración. Goya en una carta a Pedro Cevallos menciona “Cuanto más se toquen las 
pinturas con pretextos de su conservación, y que aun los mismos autores, reviviendo ahora, 
no podrían retocarlas perfectamente a causa de tono rancio de colores que les da el tiempo, 
que es también quien pinta, según máxima y observación de los sabios, no es fácil retener el 
intento instantáneo y pasajero de la fantasía y el acorde y concierto  que se propuso  en la 
primera ejecución […]” 
 
Más allá de los deseos que el autor tenga con referencia a su obra en el caso de que 
este quiera o no restaurarla en vida, quisiera referirme en al particular de la muerte del 
autor, puesto que el criterio del autor en caso de no querer restaurar su obra seria anulado 
por el sistema que desea conservarlo, esto se da porque las obras pasan a ser parte y 
fundamento de las culturas en que se ven desenvueltas o de alguna manera fortifican con su 
conservación o la demostración del acto de conservar a los medios de poder que ejecutan y 
auspician esta acción. 
 
También diré algo que a mi parecer vendría a ser una crítica contra las élites que 
rodean los medios de difusión del arte, que no solo se encargan de decir que es o no es arte, 
sino de  plasmar un criterio o desciframiento de las obras, limitándolas para el espectador 
común. De alguna forma los metalenguajes que son utilizados por las élites, no solo no 
fueron consentidos en la creación, y menos aún son de un fácil comprender para el 
espectador.  
 
Por razón extraña la conservación de las obras en la actualidad se da con el criterio 
de la difusión pública, muchas de estas aunque fueron concebidas para la consolidación de 
diversos discursos de poder ahora son parte de la idea patrimonial, pero aún así, es este 
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publico ralo el que no puede tomar decisiones concretas acerca de la conservación o 
deslegitimación de las obras, porque a pesar de todo las obras de arte aún son presas de los 
medios de poder que las legitiman, conservan o destruyen.  
 
Hablando claro, lo que se hace es remitirse a los enfoques occidentales que nos 
invitan a reflexionar acerca del arte, lo divertido de esto es que en las manifestaciones del 
arte popular,  no funciona así, pero aunque son cosmovisiones más amplias y de regímenes 
menos autoritarios, más sociales, también plasmar visiones diversas o posibles 
interpretaciones que no son parte de la visión de una cultura ya establecida, es muy 
complejo, mas no se limitan a decisiones del poder  como en los sistemas en los que solo 
son regidos por el fin del capital. 
 
Parte de la conservación de los objetos artísticos tiene que ver con el manejo que a 
estos se les dé, tanto como en el caso de los que son patrimoniales, urbanos y de aquellos 
que aunque son parte de un sistema de museografía, son dañados por la imprudencia de los 
espectadores (eso sí que es triste). 
 
En el caso de aquellos que son de carácter urbano y patrimonial, se debería tomar en 
cuenta la perdurabilidad de los mismos, para su ubicación y el mantenimiento que estos 
requieran con el paso del tiempo, lamentablemente los sistemas burocráticos de países 
como el nuestro, realizan toda clase de  atrocidades en nombre de la conservación de la 
misma, es el caso del escultor italiano y profesor de la escuela quiteña de bellas artes, Luigi 
Casadío,  a quien no solo se le reubicó muchas de sus esculturas con el paso del tiempo, 
sino que un conjunto escultórico fue desintegrado para que formen esculturas 
independientes, el conjunto incluía una escultura de “ Monseñor González Suárez” 
fundición en bronce, acompañado por dos mujeres que representaban a su vez “la patria” y 
“la religión”, en la actualidad; la mujer que representa  “la patria” se encuentra en la 
34 
 
intersección de las calles, Amazonas y Veintenilla, mientras la de  “Monseñor González 
Suárez”, en la plaza chica, en el centro histórico. 
 
Tomando en cuenta desde la subjetividad y la objetividad tanto del material que 
forma el objeto y los procesos a los que está limitado el mismo,  el objeto radica en un 
posible develar de algo, que en tiempos pasados no necesitó de justificación, pues la 
materia en la actualidad se la concibe como un soporte, ya que los medios 
representacionales que se maneja a través de la misma no son vistos como el decidor 
directo sino como un contenedor.   
 
Con esto no quiero justificar el millón de escusas que se esconden vía la 
experimentación de los materiales, sino reafirmar la utilización de los que son llamados 
clásicos y que por esa misma razón son aún aplicables a toda clase de discursos 
contemporáneos. 
 
Sin dejar de lado, claro está, todos aquellos materiales que han sido re descubiertos 
con fines artísticos como es el caso de los polímeros plásticos, pero aún así, considero que 
los mismos deben ser manejados con el rigor que exige el material, y no solo hacerlos de 
carácter efímeros por el limitado conocimiento que tienen los creadores acerca de los 
materiales. Lo que vendría a ser un campo de constantes escusas, de discursos y muletillas, 
los mismos que el objeto no demandó para su creación.  
 
“Es ignorancia no saber distinguir entre lo que necesita demostración y lo que no la 
necesita” 
















“soy materia, germen de mis ideas y sentimientos, 
 moldura de mutaciones, lluvias en los ojos.” 
 
En todos los años que he pasado por la facultad, emprendí una lucha entre absurda y 
desesperada en contra de todo aquello que a su tiempo, fueron  situaciones demoniacas e 
infernales, todos aquellos seres se disfrazaron entre la más peculiar y compleja variedad de 
fatuidades, modas,  docentes (con sus particulares y bellas excepciones), reflexiones,  todo 




Las mutaciones, tanto el amor, el dolor, lo salado, lo gris y el agua,  son casi 
imperceptibles en el día a día, la conciencia se remota a los acontecimientos más 
importantes y el subconsciente almacena el resto, parte de lo que fuimos perdura y nos 
deformamos constantemente como  masas, en busca de una forma definida que nos 
contenga. 
Fragilidad atrapada, animalidad escondida, prostitución del secreto con fines de 
gloria, mitificación de la verdad, y aún así, somos tan débiles. 
 
Metamorfosis es un capítulo dedicado  a los secretos que no quieren develarse, la 
salvaje forma de amar, la fragilidad que se expresa a través del grito y una remembranza 
entre los lápices, el canto, el juego, la piedra, el amor  y la muerte. 
 
 Frasco de extraña mixtura que aún me contiene.  
 
3.1.  La tía Tilli
20
 y sus muebles tomates. 
 
Atravesando la casa delantera, en un pequeño departamento de extraña distribución 
y acogedor calor de la tarde, viva la tía Tilli, hermana número 6 de 11 hijos, y tercera de 
cuatro hermanas mujeres. 
 
Al igual que a mi abuela, para mí la tía siempre fue “viejita” atiborrada entre las 
lanas y botones, la tía Tilli vivía acumulando un sinnúmero de artefactos inútiles, tereques, 
cachivaches extraños y más. 
 
                                                             
  20 Teresa. 
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Debajo del departamento se ocultaban aquellas cosas a las que yo llamaba los 
“tesoros”, desde zapatos viejos, cuadernos del colegio de sus hijos, pinturas rotas, ropa 
antigua, juguetes arruinados, sartenes que ya no le cabían a la tía en su pequeña cocina de 
dos metros cuadrados y ratas. 
Mi tía secaba el maíz en el patio, en costalitos o en plásticos transparentes, de 
repente en un recipiente de hileras, blanco con filo rojo plástico, aparecía tostado con 
cebollas y ajos. Yo escogía las cebollas tostadas, mi tío Moris me estampaba un coscacho 
en la cabeza, decía que no debía escoger. Mi tío Moris
21
 (hijo de la tía Tilli) casi todo el 
tiempo se pasaba encerrado en su cuarto, pintando y ensamblando aviones a escala, 
verdaderas miniaturas a las que yo no tenía acceso y de tenerlo otro coscacho muy 
probablemente tendría. 
 
En la casa de mi tía había una pequeña mesa con sillas igual de pequeñas, en donde 
me sentaba horas enteras a graficar toda clase de garabatos, dibujos, escenarios, que más 
tarde mi tía y sus hijos guardaban con especial afecto. 
 
El baile del curiquingue, la canción “el baile de mi sombrero”  yo bailaba tras los 
cantos de la tía, como embrujada por la gracia natural de mis 3 años, y el aplauso de una 
viejita friolenta y cariñosa que era mi tía Tilli. 
 
En un asador muy pequeño casi al ras de suelo y con carbón encendido, mi tía 
colocaba plátanos, me ponía un mandil y con un aventador, vendía plátanos asados  a 
cualquier familiar que aparecía, la tía me llamaba, la comadre Chepita. Después de gritar 
durante algún tiempo “!plátanos!”, las “señoritas” que era mi abuela, tías o madre, se 
acercaban a hacerme el “gasto”, la tía me ofrecía un traguito, que era una pequeña porción 
de algún licor mezclado con agua de canela, y caía profundamente dormida después de un 
tiempo. 
                                                             




La hija menor de la tía Tilli, tenía todo un batallón de productos de belleza, en los 
cuales yo metía mano, y me aplicaba cuanto color absurdo encontrara a mi paso, creo que 
algunas veces mi tía Felanda
22
 se enojó, pero no lo recuerdo con claridad, aun así yo 
siempre corría tras la falda de mi tía Tilli, para evitar un posible regaño. 
 
La tía Tilli pasaba horas haciendo muñequitos de lana para el nacimiento, así tenía 
una amplia colección de caballos, gallinas, borreguitos, reyes magos, la Virgen, José y el 
niñito Jesús, también gorritos para el frio, y tapetes. Pues todo adorno tenía que ir 
acompañado  con su respectivo tapete, todos de diferente color y formato, parecían platos 
debajo de cada cosa, y todo se resaltaba hasta el punto de que nada y todo, importaba. 
 
Mi tía Tilli, y sus hijos, Moris y Felanda, coleccionaban cosas en colectivo, 
pequeñas cajitas, muñequitas de porcelana, retablos pequeñísimos de fachadas, un tarro con 
esferográficos, resaltadores y marcadores, creo que esto no lo hacía a propósito pero 
siempre se veía por la casa las hombreras de blusas tanto como de vestidos y sacos, las 
mismas que rondaban por las gavetas sin ningún fin aparente. Y tijeras, la primera de mi 
extensa colección,  salió de la suya. 
 
Solo la tía podía preparar el mejor sabor y color de unas papas fritas de corte grueso 
y colorada presentación, entre crocantes y suaves, secreto que lamentablemente la tía se 
llevó a la tumba. No recuerdo la primera vez que cociné algo con exactitud, pero la primera 
vez que aplasté papas fue en la cocina de mi tía, con un artefacto extraño en forma de 
resorte. 
 
                                                             
  22 Fernanda 
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Aparentemente la memoria atesora todos estos recuerdos porque son parte de  una 
profunda emoción, entre los trapos que la tía me daba para  ponérmelos en el cuerpo, los 
“sánduches” de carne que la tía traía de la maternidad Isidro Ayora (donde trabajaba), y los 
helados que comíamos en los últimos días de su vida. Todo permanece como un aletargado 
sueño, intacto, placentero y divertido mundo de recuerdos e inicios de la aventura del arte. 
 
Mi tía Tilli murió con cáncer, en realidad el cáncer no la mató, pero no le gustaba 
tomar los anticoagulantes, en el acta de defunción dice que murió un 13 de septiembre, pero 
el día anterior muy de noche mientras dormía sentí un extraño viento en el cuerpo, cuando 
los doctores llamaron a la casa a decir que mi tía estaba mal, mi mamá me dijo ¡levántate, 
nos vamos al hospital!, le respondí muy calmada que la tía ya había muerto, y que yo me 
quedaría en casa. 
 
Han pasado ya siete años y nunca he visto ni siquiera a un niño pequeño tomar un 
helado con el gusto que lo hacia mi tía. 
 
3.2.   Me voy a jugar en el GIR 
 
Mi padre era un joven oficial, que integraba un nuevo grupo de fuerzas especiales 
de la policía nacional llamado GIR (grupo de intervención y rescate), al cual cariñosamente 
todos le llamaban “el grupo”. 
 
En el grupo, había toda una infinidad de cosas, siendo un centro especial para 
formar a fuerzas élites de la policía, tenían todo lo necesario y cosas que hasta la actualidad 
pocas veces veo que usan pero ahí están, por si acaso. Una pequeña niña no tiene más 














Había una laguna artificial, que divide algo virtualmente lo que es la escuela de 
policía y el GIR, en el centro de la laguna y conectado con la orilla tan solo por  un puente 
casero, una especie de invernadero
24
 en forma cilíndrica y vidrios como paredes. En las 
tardes entraban los rayos de sol y calentaban el lugar, que estaba delicadamente adornado 
con masetas de diversas plantas y flores de colores, de vez en cuando veía a un policía 
entrar al lugar a barrerlo, ya que siempre estaba muy sucio con tierra, pero jamás vi que 
nadie le pusiera agua  a las plantas, un día volví, y todas las plantas habían muerto. 
 
Cuando mi padre practicaba tiro práctico yo iba a jugar en cualquier parte del grupo, 
podía estar en cualquier lugar, pero definitivamente la laguna era el más hermoso de todos, 
adicional a esto habían patos a los que se les correteaba desde la orilla, eran muy cobardes. 
 
Un día crucé por el puente de tablas no muy seguras, con un grupo de niñas más 
pequeñas que yo, todas oscilábamos entre los 3 a 7 años, tal vez yo era la mayor. Al llegar 
                                                             
  23 Anexos,  laguna, fotos 
  24 Anexos , herbario, fotos 
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al extremo que conectaba el invernadero con el puente, escuché un grito detrás de mí, 
bueno siendo niña pensé: ¡y ahora, tengo que lanzarme al agua a rescatarla!, regresé a ver 
bruscamente y me quebré un diente con un filo de los balcones de cemento del invernadero, 
la niña solo se había tambaleado un poco y yo, tengo un diente postizo.  
 
No solo a mí me gustaba la laguna, a mi perra cookie también, así que me sentaba 
en el filo de los balcones del invernadero a ver a mi labrador dorado nadar tras los patos sin 
ninguna gloria y a reírme un poco, jugando con los casquillos que recolectaba del polígono, 
mientras la tarde caía y escuchaba a mi madre gritarme desde la orilla ¡Anita Belén ya 
vamos!  
 
  3.2.2 Los polígonos 
 
Para mí la palabra polígono a diferencia de su geométrico significado, hace 
referencia a disparos, armas, “sánduches”, una señora alegre llamada Kuky y al 
resentimiento que le tengo a mi papá por asesinar a mis peluches. 
 
Así llamaban a las pistas de tiro práctico, polígonos, algunos días habían 
competencias, y todas las familias se reunían, hacían una especie de picnic y todos 
teníamos orejeras para no quedarnos sordos, después de cada competencia me acercaba a 
recolectar la mayor cantidad de casquillos, mitad para jugar y otros que papá me terminaba 
quitando para volver a recargar con una máquina especial que había para hacer balas de 
nuevo. 
 
 La señora Kuky era de las pocas competidoras mujeres, era muy buena y respetada 
en el medio, disparaba mejor que su esposo en muchas ocasiones y a diferencia de los que 
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disparaban en el cuartel, Kuky  y su esposo, utilizaban protección muy cara para la época y 
más novedosa, de diferentes colores, sus armas eran muy nuevas y sus orejeras eran 
pequeñas gomas, tenían el mejor equipo, pero no los mejores puntajes. 
 
Un día papá nos llevó a una competencia, al entrar en una de las pistas que era un 
laberinto de llantas, nos quedamos espantadas con mi hermana, papá se había llevado 
algunos de nuestros peluches para hacerles tiro al blanco en una competencia, descubrí que 
los peluches tenían sangre de plumón y que se mecían tras los disparos, de repente todo 
corría en cámara lenta mientras los peluches se movían por unas cuerdas que los retiraban 
como si fuesen la cortina de un terrible espectáculo que jamás olvidaré, papá ganó la 
competencia, pero eso no importaba, papá siempre lo hacía. Yo tan solo pensaba que sí 
papá me hubiera dicho que lo que quería era asesinar a mis muñecos, jamás se los hubiera 
dado. 
 




Lo intenté, casi por diez años y he de ser muy franca, jamás lo logré, porque al 
mismo tiempo que me importaba, me valía un reverendo pepino, sin embargo me encantaba 
tomarme la pista de obstáculos y hacerla a medias. Jamás pude subir la cuerda, ni las 
barras, y recurrentemente me caía en las llantas que se encontraban incrustadas en el suelo, 
pasar las vallas corriendo, era imposible para mí, era demasiado chica y era una pista 
diseñada para personas adultas, como una tortura, y a ver si lo pensaron, pero no para jugar 
como en el caso de un niño. 
 
                                                             
  25 Anexos,  pista de obstáculos, fotos 
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 No me importaba, yo solo quería subir en unos triángulos gigantes y tirarme al 
aserrín, meter las manos muy en el fondo y escarbar para sentir la humedad, y subir de 
nuevo y lanzarme otra y otra vez 
. 
Desde la pirámide más alta se podía ver la pista de equitación y todos los carros que 
ingresaban a la escuela de policía, también podía recostarme en el pequeño filo superior y 
ver cómo pasan las nubes mientras las manos y pies cuelgan. Si uno decidía quedarse 
mucho tiempo encima la dificultad al bajar era mayor, los músculos se enfriaban  y lanzarse 
casi dos metros y medio no era tan fácil para un niño y menos para una niña con vestido. 
 
Yo nunca pude caminar en los filos de las casas y desafiar a la suerte con mucha 
frecuencia, como en el caso de otros niños, este fue entonces mi filo, mi cornisa, mi muralla 
a escaparme, en donde sentía el vértigo, el viento, un mundo azulado y blanco, entre el 
cielo, las nubes y los colores de la policía.   
 
Jamás vi a alguien completar esa pista, extrañamente, nunca estuve ahí para cuando 
alguien tenía o quería hacerla, talvez a nadie le gustaba tanto como a mí arrastrarse por 
debajo de un laberinto de cuerdas de cuero, por donde se tenía que pasar raptando, ya que el 
lugar siempre era más lodo que tierra. 
 
La pista olía a eucalipto, en su lateral norte habían unos eucaliptos muy altos, que 
hacían sombra a buena parte de la pista, cuando me agotaba cogía una de las ramas que 
cayeron y dibujaba en el suelo, recolectaba los frutos, esas como pinos de madera y llegaba 




En mi dormitorio se limpia con kalipto
26
 y contradictoriamente me queda la sensación de 
tierra. 
 




En la piscina de la escuela de policía había un cóndor dibujado con baldosas 
cerámicas en el fondo del suelo, en realidad es el sello de la policía, pero es verde y muy 
grande, ocupa casi toda la piscina que es semi-olímpica, es terrible. 
 
 Parecían sus alas batirse en cada movimiento del agua, siempre tuve la impresión 
de que saldría del suelo de la piscina, con sus garras me agarraría de las piernas y me 
hundiría en su terrible mosaico verde aceituna.  
 
En el escudo de la policía también hay dos personajes que son un hombre peleando 
con un lagarto, aunque yo creía que ellos estaban atrapados, jamás me daría el trabajo de 
liberarlos, tenía tanto miedo que solo pensar en nadar  por encima de la figura me aterraba 
 
Aprendí a nadar muy bien y a bucear, porque siempre nadé en la parte más honda de 
la piscina, en donde el pájaro ya no alcanzaba, pero a la distancia se veía una mancha verde 
aleteando. 
 
Un poco más grande tomé valor, decidí nadar encima del pájaro de casi 12 metros 
de largo y como 7 de ancho, pues me clavé cerrada los ojos y cuando decidí abrirlos estaba 
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en la cabeza del pajarraco infernal que me veía dispuesto a sacarme un pedazo. Esa noche 
soñé con mi más terrible visión del pájaro y nunca más entré en esa piscina. 
 
 Abandoné  al pájaro con gran susto, a los 9 años. 
 




Caía rápidamente contra el suelo, y de repente un estirón me salvó de no 
estamparme, y quedar dispersa como carne molida.  
 
El vértigo, y la sensación de la caída, viento y cosquillas, miedo, cara de pánico, no 
solo la mía, sino en la del pobre policía que me veía caer desde arriba sin más remedio. 
Muchos hijos de personas que tienen armas se han disparado, yo iba a morir mientras mi 
padre disparaba y yo jugaba en una torre de rapel. 
 
Yo siempre hacía la misma pregunta ¿está bien agarrado el arnés? El policía 
respondía; sí niña, y me lanzaba de una torre de gran altura, no sé aproximadamente 25 
metros, mi hermana sujetaba el extremo que daba al suelo, el mismo que es freno de 
emergencia, y me subía de nuevo. ¿Está bien ajustado el arnés? Y el policía volvía a decir, 
¡sí niña, sí!, se reía y yo volvía a aventarme, como invadida por la histeria de sentirme 
volando. 
 
 Mientras tanto mi hermana se animaba de a poco porque le tenía miedo a la torre, 
yo le gritaba en tanto iba bajando, ¡lánzate, es bien lindo!, y desde allí se veía la laguna y 
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los patos que desde esa altura eran micro patos, a mi padre tan pequeño a la distancia, la 
montaña al frente y el viento seco que congelaba y cuarteaba la piel, las cosas se hacían 
más grandes al llegar al suelo.  
 
Y otra vez, me coloqué el arnés y mi hermana gritó ¡ya subo! Y por alguna razón 
aún se quedó esperando ahí, comencé a bajar lentamente, a cuarto de camino grité al policía 
¿y el arnés? Y me respondió ¡no está bien sujeto!, solté de la desesperación la cuerda del 
freno para revisar el arnés y caí en picada directo al suelo,  los patos croaban, aún mi papá 
se veía tan pequeño, el viento me encapsulaba en un cilindro  vertiginoso y el grito de la 
pequeña Ana rompió el alma de mi padre. 
 
 Mi hermana jaló la cuerda de emergencia.   
 
Mi padre me obligó a no tenerle miedo y aunque él fue descalificado de la 
competencia en que se encontraba por salir corriendo, se quedó mirándome intentarlo 
aterrada una vez más. 
 
 Siempre que salgo o regreso de Quito céntrico, veo a la tremenda torre de rapel, 
imponente entre las casitas, como saludándome. 
 
No me dan miedo las alturas, me da miedo el vacío, sentirlo porque después de eso, 











 3.2.6. La tribuna de equitación 
 
Todo clase de eventos realmente rarísimos se hacían aquí, eventos del día de la 
madre con hijos de policías que cantaban horrible, poesía de algunos policías que era un 
poco extraña y seca, asensos de algunos oficiales desconocidos para mí, competencias de 
equitación, días del padre que era lo mismo que el día de la madre, día de la policía y tanto 
hijos como esposas ya nos sabíamos el himno. 
 
Yo lo veía así, mamá y las esposas de los oficiales, todas ellas criticándose entre sí 
sus vestidos, aunque mi mamá era más discreta, entre ellas se comían vivas, era muy 
gracioso. 
 
Y los oficiales uno más sapo que otro, viendo como se palanquean un asenso, 
¡terrible!, por su parte mi papá y como es costumbre hasta la actualidad, hablaba de 
proyectos para la policía, como educarlos mejor, darles mejores prebendas, capacitarlos, y 
humanizarlos, así que sus compañeros que conversaban tan solo de fútbol, en realidad 
nunca lo han sabido valorar. 
 
 Aún así mi padre tenía un punto de interés en común con la mayoría de policías, y 
era que en el  GIR  incursionaban en cada cosa novedosa que pudiera serviles para mejorar 
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su criterio de hombres-rana, parte de algunas cosas eran: el parapente, las armas, el cayac, 
los cursos de sobrevivencia, artes marciales, equipos contra fuego, etc. Y siendo mi padre el 
mejor de la unidad, siempre estaba atiborrado de oficiales que lo admiraban por su gran 
carácter aventurero. 
 
En una pequeña cápsula en medio de la tribuna en donde también habían baños, se 
encontraban unas escaleras que ascendían al techo de la tribuna, la misma que trepaba con 
mi vestido y medias de vuelitos a escuchar cada cosa extraña que se decía o veía, se 
escuchaban las carcajadas de los coroneles, y de las señoras, todos los demás eran más 
prudentes aun los policías de tropa hacían la de meseros en los eventos de ascensos, y a mí 
me gustaba verles de traje, porque algunos eran tan gorditos que el traje les apretaba casi a 
estallar, mas siempre estaban muy amables conmigo y saludábamos mutuamente con 
mucho afecto. 
 
Arriba en el techo de la tribuna, se podía ver quien quería irse sin despedir y 
también quien discutía en un lado de la misma, se veía a las jóvenes cadetes con sus novias 
besándose y también a un niño que otro haciendo travesuras, desde ahí, podía ver toda la 
pista de obstáculos y decía, ¡hay pero sino es tan grande, ¡mañana, mañana la paso! 
 
 3.2.7.  El willys 
 
Después de la guerra del golfo, muchos de los autos de la batalla se donaron, entre 
estas donaciones 2 jeeps willys fueron obsequiados a la nueva institución policial, los 
willys por ser autos para la guerra no tenían llaves se encendían por un mecanismo simple 




 Tenían toda una infinidad de botoncitos alambres y cosas, imposible no topar algo. 
 
¡Salta, salta! La voz de mi hermana  que ya se había apresurado con un torpe saltito 
del willys en movimiento, mientras yo lo conducía aún adentro. Aunque no presioné el 
botón de encendido, sí bajé la palanca de freno de mano y el carrito tenía a dos tripulantes 
dentro, mi hermana de 4 años y yo de 3, terminé por saltar al igual que mi hermana 
mientras el jeep fue a parar contra un árbol. 
 
 Yo no sé manejar, aún.  
 
 3.2.8.  Don Maldonado  
 
Extrañamente cuando era niña les tenía miedo a las personas negras, este miedo no 
nació de algún trauma o tara racial impuesta por nadie, sino de algo realmente curioso que 
yo imaginaba, pues creía que las personas negras estaban pintadas, y que sí les daba la 
mano, me quedaría pintada al igual que ellos. Preocupados por esta penosa situación mis 
padres me pusieron en una escuela del pueblo de Pomasqui, tenía muchos compañeros, y a 
muchos de estos yo les llamaba “niños con velas”, que eran nada más que los niños a los 
cuales se les “choreaban los mocos” por la nariz.  
 
No era exactamente  una niña mala, pero lamentablemente para los adultos era una 




Papa pensó que era una buena idea que yo fuera a la escuela acompañada por un 
policía que era negro. Entonces me sentaba atrás y yo iba calladita sin decir nada, si algo 
don Maldonado me decía yo respondía y ya. 
 
Un día don Maldonado me dijo, “vamos a llegar más rápido a la escuela estamos 
atrasados, tenemos que hacer volar el carro”, le regrese a ver, y fue la primera vez que le 
sonreí, el también sonrió y me dijo, “aplaste este botón y cierre bien los ojos, porque si los 
abre, se acaba la magia y nos caemos”, así que aplastaba ese botón y cerraba los ojos, el 
vértigo me invadía y cuando abría los ojos, habíamos pasado volando con el carro, por 
encima del puente de piedra, estaba en la puerta de mi escuela, y había llegado en un auto 
que solo don Maldonado hacia volar. 
 
Esperábamos en el semáforo en rojo, y don Maldonado soplaba y se hacía verde, 
¿don Maldonado cómo hace que el semáforo se cambie? “Es magia” me respondía. Y 
entonces nos quedábamos en otro semáforo en rojo y yo soplaba y soplaba, me mareaba de 
tanto soplar, don Maldonado sonreía con su impecable y hermosa sonrisa blanca, luego él 
soplaba y otra vez era verde. 
 
Don Maldonado era fácil de reconocer en el GIR, era el encargado de los perros y 
siempre andaba con su perro azúcar,  que era igual de negro que él, Don Maldonado es muy 
amable, dulce y bondadoso, trataba a los perros con mucho amor y respeto, cuando azúcar 
murió, algo de él también. 
 










3.2.9.  La formación 
 
Todas las mañanas, como en cualquier cuartel del mundo se hace una revisión de 
todos los policías y oficiales que deben permanecer ahí, adicional a esto hay ciertas horas 
del día en las que se hacen revisiones adicionales, los policías tienen que permanecer 
inmóviles y responder al pronunciar sus nombres, todos deben permanecer ahí quietecitos 
como figuritas de acción sin moverse hasta que el oficial les dé autorización para que se 
muevan. A veces un coronel o mayor más antiguo que el que tomaba la lista pasaba por ahí, 
y el oficial que tomaba la lista si era de menor rango tenía que interrumpir la lectura de la 
lista para saludarlo, los demás se quedaban quietos, pues el saludo del que toma lista de la 
formación representa el saludo de todos los formados, aunque sí saludaban pero sin 
moverse en la mayoría de casos. 
 
Estudiaba todos estos movimientos, jamás le he preguntado a mi padre como mismo 
es que funciona, pero así lo intuía, así que me iba a una distancia muy lejana en donde se 
puedan ver pequeños, tomaba mi mano haciendo una “c” con los dedos pulgar e índice y 
cerraba un ojo, entonces los capturaba como juguetitos. 
 
 ¿Papá por que no pueden moverse? ¡Papá!, ¡papá! 
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¡Sal de ahí Ana Belén carajo!, carajo es la palabra que mi papá utiliza cuando está 
histérico conmigo, pues a mí se me ocurrió que sería bueno que los policías se rieran, eran 
muy serios, así que marché, coreografié y canté frente de ellos, mientras les tomaban lista.  
 
 “A mí me gusta andar de pelo suelo, yo no soporto  a los hombres serios…”29 
 
Cada risa que salía, era aplacada rápidamente por un “guachaso” del compañero de 
al lado, pero los guachasos fueron tales, que destruyeron la formación. 
 
Aún no soporto a los hombres serios porque entiendo que las sonrisas hacen 
pequeñas revoluciones. 
   
3.3.  Lo incapturable 
 
 3.3.1.  El cajetín de teléfono 
 
Hay toda clase de cajetines, unos pequeños y otros mucho más grandes, por lo 
general no son parte atractiva de ningún lugar.  
 
Sobre la Amazonas en la esquina con la calle Patria frente al hotel quito,  de vez en 
cuando se ve a una muchacha un poco destartalada, sentada encima de uno de estos 
cajetines, cantando. 
                                                             
  29 “Pelo suelto” canción de Gloria Trevi.  
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Poseída por alguna extraña fuerza se la ve cantando horas seguidas, sin tomar un 
descanso, talvez y muy de repente un cigarrillo, repite las canciones, pero la gente casi 
nunca es la misma, el viento nunca es igual. La gente no entiende que hace ahí, puesto que 
no pide limosna y tampoco da exactamente algo que se podría llamar un espectáculo, pues 
solo mira desde arriba a los transeúntes, como un pacto mudo que la mayoría respeta. 
 
La tarde corre, y las primeras estrellas comienzan a salir, desenfrenados conductores 
por todas partes, y el sonido ha inundado la urbe, se la escucha cantar aún. La lluvia cae y 
yo espero que se mueva, pero aquello que la posee la mantiene ahí tiritando y cantando, 
mientras se convierte en una especie de cosa húmeda, el vapor que sale de su canción, pinta 
el cielo negro. 
 
Hay algunos transeúntes que la sobre nombran, le dicen, “la pajarita”, “la gitana”, 
“la española” y no podía faltar la “cantante loca”. Se viste de negro, botas militares y 
cuelga tijeras en el cuello. 
 
Cuando se le pasa el rato, me pide una disculpa, pero ¡ya qué más da! si me ha 
mojado toda la cara, la ropa y la gente  me señala diciendo ¡ya se va la española! 
 
 ¡Hay que vergüenza Ana tijeras, le dije! 
 
 3.3.2. ¡No te estoy pidiendo autorización para amarte! 
 
Así como jamás he pedido permiso para dormir, ni para gritar, ni cantar, ni  dibujar, 
menos lo haría  para amar. No es que no respete, estatutos y reglas, pero considero que hay 
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cosas para las que no se debe pedir autorización alguna, amar es una de ellas. Y así alguna 
vez hubiera podido pedir autorización para aquello, considero que jamás hubiera 
importado, porque esencialmente jamás me  he enamorado de algo que necesite de ese 
papeleo. 
 
He tenido tres únicos amores en mi vida, aquel que es mi compañero, amigo y 
amante, aquella que es mi más sagrado recuerdo y la piedra. Diré que ellos tienen algo en 
común, pues siento que los tres han pasado por mi vida en forma de huracanes, dejando 
huellas imborrables como atomizadores de explosiones internas. 
 
El taller de piedra, no solo es el espacio más sucio de la facultad, es el más íntimo. 
Digo esto haciendo remembranza de las cosas que ahí pasaban constantemente. De las 
extrañas experiencias que todos fuimos callando en las cabezas, y explotando con las 
manos, cosas que no pueden ser capturadas tan fácilmente por el lenguaje, y que siendo 
más difíciles para otros, a nosotros se nos hacía más fácil, dejar que las piedras hablen. 
 
¡¿Estás bien?!, fueron las primeras palabras que escuché después de que un sonido 
de amoladora retumbara aún en mi cabeza, miré hacia la máquina que muy despacio se iba 
deteniendo con aquello que cinco minutos atrás había sido un disco de diamante, para 
convertirse ante mis ojos en una lata doblada, deforme e inservible. 
 
Aún el polvo salía formando mixturadas y complejas deformidades, algo 
imperceptibles para mis compañeros, ¡¿Qué pasó?! Y seguía embobada, entre el susto y un 
cortado llanto que no me permitía decir absolutamente nada, ya que mi cabeza estaba 




La máquina había rebotado directo a mi cara con una fuerza increíble y un disco de 
diamante que giraba a  6.500 revoluciones por minuto, la máscara para los ojos recibió una 
miserable parte del impacto y quedó para el cuento, mientras mis manos temblaban, aún 
pude ver la piedra que se encontraba  en el cajón, talvez y el rebote la movió algunos 
centímetros de su estado original, pero en mí había pasado algo verdaderamente grave, 
mientras veía a la durita azul
30
 aún plana, sentadita y sin gracia. Me dieron ganas de dejar 
todo tirado ahí, pues no iba a arriesgarme a morir por una piedra, pensé yo. 
 
No importaba cuantas lágrimas uno tirara en el taller de escultura en piedra, la 
ventaja y la desventaja es que al llegar al suelo, rápidamente era absorbida por el polvo, en 
el cual también se dibujaban y escribían cosas que pronto iban a desaparecer. Yo por mi 
lado dejaba toda clase de apocalípticos mensajes, que luego con rabia los pisoteaba hasta 
que se desvanecieran. 
 
Hubieron días que los cielos eran azules, sin una sola nube, y que si hubiéramos 
podido derribar esa reja se vería todo tan bello, pero la reja también era un mal necesario, 
que más allá de la seguridad que nos podía brindar, me hacía sentir como una pájaro 
atrapado, atrapado y sin ganas de salir. 
 
Acostumbrada a alimentarme de polvo y sueños que se pintaban en la cara de otros, 
a largas conversaciones entre gente igual de sucia que uno, bebiendo de las experiencias del 
de al lado, soñando despierta con una propia jaula. 
 
Había sido atrapada por el amor a la piedra, porque después de aquel intento de 
asesinato en el que confabularon la amoladora y la piedra, algún embrujo derramó sobre mí, 
que me hacia quedarme más horas de lo necesario, dormitando al pie de la piedra,  soñando 
                                                             
  30 Anexos, Durita Azul, fotos. 
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cosas relativamente extrañas, contándole cosas, abrazándola primeramente para sentir su 
forma y luego con un aparente cariño. 
 
Entonces comencé a caminar un poco alejada de la piedra para verla, la movía 
constantemente y dibujaba con tiza sobre su todavía dura deformidad externa, me subía a 
algunos lugares para observarla, o desde el suelo, para superponerla con el cielo azul, y no 
importaba cuánto le cantara o que tan mal lo hiciera, ni sino me sabía la letra de una 
canción, siempre me escuchaba esperanzada en que el dobles que le dé forma, tuviera la 
exacta y  no tan delicada textura a tela que tenían las muñecas de trapo.   
 
Las cosas comenzaban a tener sentido, mi sentido particular, un juego que solo 
algunos jugábamos en ese momento, pues y de forma no premeditada nos quedamos pobres 
de conceptos, y ricos de humanidad, aquello que no se puede exactamente descifrar. 
 
Entre los golpes en las manos, dedos machucados, tierra en los ojos, y todo el 
cansancio, se podía caminar ligero, más ligero que nunca, sin tratar de convencer a nadie, 
sin decir nada. Y ahí estaba yo volviendo a mi peligrosa y bella infancia, ¿cómo no amar la 
piedra?, que libre y simple era todo, en donde jugaba con los pedazos pequeños de piedra 
que saltaban del pedazo mayor, y hacía con ellos la muralla alrededor de mi lugar de 
trabajo, Don pepito
31
 destruía siempre la muralla y yo peleaba constantemente por tener 
una.  
 
                                                             






Las inmóviles figuras de acción que antes fueron policías quietecitos, se 
trasformaron en piedras que también capturaba con mis dedos a la distancia, y todo parecía 
repetirse como en un polvoriento sueño.  
 
Al salir de aquel gris taller, me fui cargada unas pequeñas piernecitas de mármol,  
de incompleta culminación, a las que nunca olvido. 
 
 Metamorfosis es un capítulo dedicado a la infancia que me ha ganado a pesar del 
































 La palabra arte, tiene su propia limitación, mientras que el movimiento de lo 
innombrado se escabulle. Así no perderé más mi tiempo en convencer, prefiero ocultarme y 








Juegos en papel, helicóptero (video) 
  
 
Juegos en papel, rana de origami (video) 
 
 
Juegos en arcilla, creación libre (video) 
  
 Amedeo. (Grabación) 
 
“Dedo espero sepas comprender que esta trágica sordera impida que el consuelo que la 
lluvia canta hoy, llegue al alma de los ojos que pincelaste con besos opio y agrio sauvignon, 
se oye el grito desde el vientre de los sueños, se oye el aire susurrando desde lejos. 
No es tan larga la distancia desde esta triste ventana hasta el andén callejón, (hasta el andén 
callejón) no es tan doloroso el golpe de los fríos adoquines sí está roto el corazón, (sí está 
roto el corazón) 
Modi pinta ojos vacios que es tu noche, este nublado lienzo es solo para ti, mientras danzo 
junto al cielo que ha surtido, este suelo de las noches de París 
(la poesía absurda que el lienzo reclama en cada Utrillo lagrimeante o en igualmente 
Sutine) 
Cuenta las flores con que me diste amor, que son versos desnutridos que no leo, con la paz 
que un día anhelamos y el dolor, la sonrisa y la miseria son los versos que no leo Amedeo.” 
Letra y música de Andrés Espín  
 
 








Sobre un papel me capturó, mi vida en líneas de color, 
El gesto me dibuja su mirada difusa, recorre el trazo mi pudor, 
Labios rojo bermellón, de piel azul como el dolor, 
Y desde mis entrañas, grita una voz extraña, que ha visto en mí este pintor 
 
Me mira y desoculta 
Mis miedos mis angustias y 
Enciende su tabaco y se suicida un rato, me pregunta qué día es hoy 
 
Teo capturé una flor, 
Su fragancia huela a alcohol 
Y se han callado un rato la voz de tus retratos, tu oreja se quebró. 
Píntame soy tu muza el color es tu astucia, disfrázame de un girasol 
 
Sé que no falta tanto 
Te espero abierto en brazos el hierro no es de algodón. 
Letra y música de Christian Molina  
 
 
Dentro de los ojos de un pintor que casi es un ciego, encontré el canto que él le escribió 
a Vincent, pues lo escribió con la fe absoluta de que en mi voz, podría liberarse su 






Mi padre era un joven y apuesto oficial de policía, hoy en día ya no es tan apuesto, ni 
tan joven, las marcas de sus decisiones se ocultan tras el uniforme del Coronel que es 
actualmente, ya que entre tanto adorno y pompa, todos hemos olvidado lo simple y lo 
humano de su condición.  
  
Tan solo quedaron las ruinas de mi infancia, en instante noté cuanto había crecido. 
 
 
Todo se había secado, pues pienso que sí todos mis recuerdos bellos fueron agua, no es 








El presente y las pesadillas se unieron en un solo cascaron, se llamaba tiempo, se 
llamaba sal. Así las flores desaparecieron dejando un horripilante cuarto con algunas 











 La pista de obstáculos 
 











¡Pajarraco inmundo! Bicho acuático infernal… ¡Aún me das miedo! ¡Qué desgracia! 
 
  
La Torre de Rapel 
 
 
 “Qué delicados son los seres humanos” 
Yasunari Kawabata 




Durita azul y anilina gigante. 
 
Cuanta ternura, mi pequeña y atolondrada durita azul, pedacito de piedra que casi 
me mata, procuro no recordar eso cuando te veo, así podrás conservar tu existencia y 
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